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WIRD Die Staatskapelle feiert ihren ehemaligen 
Chefdirigenten90
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ir sprechen viel über 
die Tradition der Staats-
kapelle und oft meinen 
wir damit die große 
vergangene Zeit: Hein-
rich Schütz, Carl Maria von Weber, Ri-
chard Wagner oder Richard Strauss. Ein 
Teil unserer Geschichte ist aber auch die 
Zeit der DDR. In diesen Jahren wurde der 
Klang der Kapelle infolge der Abschot-
tung durch den Eisernen Vorhang in be-
sonderem Maße geprägt und konserviert. 
Damals war es eigentlich unvorstellbar, 
dass ein Dirigent aus dem Westen als 
Chefdirigent bei uns anheuerte. Aber der 
Schwede Herbert Blomstedt liebte die Ka-
pelle, ihre Musiker und die Begeisterung, 
die er hier in Dresden erlebt hat. Wenn 
man seine Erinnerungen in dieser Ausga-
be von Glanz & Klang liest, erfährt man 
viel über die Situation damals und über 
den Blick von Musikern auf das jeweilige 
System, das sie gerade umgibt. Für mich 
ist Herbert Blomstedt nicht nur ein ein-
zigartiger Musiker, sondern auch eine 
zutiefst menschliche Künstlerpersönlich-
keit. Umso mehr freue ich mich, dass er 
nach Dresden kommt, um gemeinsam 
mit uns seinen 90. Geburtstag zu feiern. 
Wir haben ganz bewusst das Konzert mit 
ihm ausgewählt, um es in diesem Jahr als 
unser Semper Open Air auf dem Theater-
platz via Großbildleinwand zu zeigen. Ich 
lade Sie ganz herzlich zu unserem großen 
Rahmenprogramm und zum Zuschauen 
ein, um gemeinsam den Geburtstag die-
ses Ausnahmedirigenten zu feiern.
Frühling und Sommer sind für die 
Kapelle die Jahreszeiten, in denen wir 
nach draußen wollen: Erst vor wenigen 
Tagen waren zahlreiche Kapellmusiker 
in Kneipen der Dresdner Neustadt »Ohne 
Frack auf Tour«. Die Leidenschaft, mit 
der die Musiker ihre Auftritte geplant 
und umgesetzt haben, übertrug sich auf 
das Publikum – mehr können und wollen 
wir mit diesem wunderbaren Format 
nicht erreichen. 
Etwas größer denken wir bei der 
bevorstehenden Jubiläums-Ausgabe 
von KLASSIK PICKNICKT, bei der am 
17. Juni unser zukünftiger Capell-Virtuos 
Denis Matsuev und Plácido Domingo 
auf der Cockerwiese auftreten werden. 
Bereits am Vormittag gibt sich Kapelle 
für Kids mit der »Geschichte von Babar, 
dem kleinen Elefanten« ein Stelldichein. 
Dieses Mal haben wir ein noch größeres 
Areal und noch mehr Karten – und ich 
bin begeistert, dass der Anklang bei 
unserem Publikum so groß ist, dass das 
Konzert am Abend schon jetzt ausge-
bucht ist. 
Die Internationalen Schostakowitsch 
Tage in Gohrisch haben noch eine re-
lativ junge Geschichte, haben sich aber 
längst ihren festen Platz im Kalender der 
Staatskapelle erobert. Ich kann Ihnen 
nur empfehlen, sich auf den Weg zu ma-
chen und am einstigen Urlaubsort des 
Komponisten vorbeizuschauen, wenn 
die Musiker der Kapelle und internatio-
nale Schostakowitsch-Experten um die 
Interpretation und Einordnung dieses 
großen Meisters ringen. Zum ersten 
Mal veranstalten wir am Vorabend der 
Schostakowitsch Tage ein Sonderkonzert 
in der Semperoper. Ebenso wie auf die 
Rückkehr von Herbert Blomstedt freue 
ich mich, dass nach exakt 30 Jahren auch 
der Schostakowitsch-Exeget und Dirigent 
Gennady Rozhdestvensky zurückkehren 
wird, um die erste und letzte Symphonie 
von Schostakowitsch zu interpretieren.
Dass die Musik immer in ihrer Zeit 
steht und viel über ihre Zeit aussagt, 
ist im 10. Symphoniekonzert zu hören, 
wenn Christian Thielemann ein Pro-
gramm mit Werken der musikalischen 
Pioniere Gabriel Fauré, Maurice Ravel 
und Arnold Schönberg dirigieren wird. 
Ich freue mich auf unsere Begegnungen 
in der Semperoper, auf der Cockerwiese 
oder dem Theaterplatz – denn die Musik 
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 E
s war eine Idee der Gesellschaft 
der Freunde der Staatskapelle, 
die von den Kapellmusikern 
begeistert aufgegriffen und um-
gesetzt wurde. Für »Ohne Frack 
auf Tour« begaben sich am 3. Mai bereits 
zum zweiten Mal 13 Kammermusikensem-
bles der Staatskapelle auf den Weg in zahl-
reiche Szenekneipen der Dresdner Neu-
stadt und suchten den Kontakt zu einem 
Publikum, das (noch) nicht allabendlich 
den Weg in die Semperoper findet. Dass 
klassische Musik aber auch jenseits der 
etablierten Klassik-Tempel auf offene Ohren 
stoßen kann, wurde an diesem Abend mehr 
als deutlich. Nicht nur in den Kneipen, 
sondern auch davor lauschten begeisterte 
Musikfans den Klängen der Kapellmusiker. 
Ein Abend, wie man ihn sich schöner nicht 
hätte wünschen können. Kurze Filmim-
pressionen zum Nachsehen finden sich auf 
der Facebook-Seite der Staatskapelle unter 
www.facebook.com/Staatskapelle.Dresden
Und ein Termin fürs nächste Jahr ist 
schon in Sicht, am 14. Mai 2018 wird 
»Ohne Frack auf Tour« voraussichtlich sei-
ne Fortsetzung finden.
Das Neustädter Hornquartett im Blumenau 
(oben), die Mozartisten mit Michael Horwath und 
dem Cellisten Andreas Priebst im Max (unten 
links) und Anna Fritsch, Philipp Zeller, Luke 
Turrell und Simon Kalbhenn mit Musik für Fagott 
und Streicher im Café Continental.
Oben: Blick in die Combo Bar, wo die vier Musiker des Tangente 
Quattro u.a. mit Tangos von Piazzolla begeisterten. »Blechreiz« erklang 
im und vor dem Bon Voyage (unten links), die vier Cellopiraten mit 
Titus Maack spielten im Bottoms up (unten rechts).
NEUE FREUNDE 
 FÜR DIE KAPELLE
OHNEFRA
CK
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10. SYMPHONIEKONZERT
 »W
ie soll es weitergehen?« 
Diese Frage haben sich 
Anfang des 20. Jahrhun-
derts viele Musiker in fast 
allen europäischen Län-
dern gestellt. Der Philosoph Platon verglich 
die Musik einmal mit der existierenden 
Gesellschaft und fragte, ob die Gesetze der 
Tonkunst nicht jenen der Menschen glei-
chen und ob eine radikale Veränderung der 
musikalischen Regeln nicht auch zu einer 
Veränderung gesellschaftlicher Strukturen 
führen würde. Das Fin de Siècle war eine 
Epoche im Umbruch, Nationalstaaten such-
ten neue Orientierung, die alte Gesellschaft 
schien am Ende, es wurde auf dem Vul-
kan getanzt – und wie das Neue aussehen 
würde, wusste niemand so genau. All das 
spiegelt die Musik dieser Zeit. Spätestens 
Richard Wagner hatte mit seinem »Tristan«-
Akkord die Grenzen der Harmonik außer 
Kraft gesetzt, Gustav Mahler die alten Re-
geln ausgeschöpft und die Theorie von Dur 
und Moll durchgespielt. 
In Frankreich arbeitete der Komponist 
Claude Debussy zur Jahrtausendwende 
daran, Wagners Errungenschaften in der 
französischen Oper fortzuführen und schuf 
mit »Pelléas et Mélisande« einen radikalen 
Gegenentwurf. Die Uraufführung im Jahre 
1902 an der Opéra Comique in Paris war 
eine Offenbarung. Derweil experimentierte  
Arnold Schönberg in Wien ebenfalls mit 
Gabriel Fauré, Maurice Ravel und Arnold Schönberg 
haben nicht nur das 20. Jahrhundert eingeläutet, 
sondern auch eine Welt im Umbruch beschrieben. 
Christian Thielemann und die Staatskapelle mit 
einem Programm über musikalische Regeln, die 
Welt im Wandel und den »Pelleas«-Mythos.
schen Ausrichtung der Klänge. Die hatte er 
sowohl in seinem Streichsextett »Verklärte 
Nacht« ausgelotet, und die suchte er auch 
in den »Gurreliedern«, die ebenfalls in die-
ser Umbruchzeit entstanden, aber erst viel 
später uraufgeführt wurden.
Während Debussys Oper in Paris sofort 
als neuer Nationalstil Frankreichs gefeiert 
wurde, hatte es Schönbergs Komposition 
wesentlich schwerer. Er experimentierte 
mit chromatischen Figuren, mit Halb-
tonschritten und großem Orchester und 
erfand bis dahin vollkommen ungehörte 
Töne. Die Uraufführung in Wien fand 
1905 statt und schockierte das weitgehend 
überforderte Publikum. Ein Kritiker wet-
terte gegen die »höllischen Längen« und 
empfahl, Schönberg in die Irrenanstalt 
einzuweisen und ihn fern von jeglichem 
Notenpapier zu halten. 
Die Geschichte der Musik zeigt immer 
wieder, dass die Neuerfindung der har-
monischen Regeln oft eine Vorwegnahme 
der Umstrukturierung einer Gesellschaft 
bedeutet hat. Inzwischen gilt Schönberg 
als Pionier der Neuen Musik, seine 12-Ton-
Theorie ist eine etablierte Schule und seine 
Symphonische Dichtung »Pelleas und Meli-
sande« gehört längst zu den Grundpfeilern 
der klassischen Moderne.
Doch weder Debussy noch Schönberg 
waren die ersten, die auf Maurice Maeter-
lincks »Pelléas«-Mythos zurückgegriffen 
haben, um ihn in Musik zu setzen. Der 
wahre Pionier war der französische Kom-
ponist Gabriel Fauré. Bereits 1898 hat er 
die Musik für eine Londoner Aufführung 
des Stückes geschrieben, eine Suite, in 
der es dem Komponisten darum ging, den 
psychologischen Charakter des Schauspiels 
zu illustrieren. Auch Fauré war ein Kind 
seiner Zeit und nutzte die »Pelléas«-Sage, 
um den Seelenzustand seiner Gegenwart zu 
beschreiben. Im Zentrum seiner Ästhetik 
stand der unbändige Wille zur Expression. 
»Ich würde immer eine Sache bevorzugen, 
in der die Aktion für den Ausdruck geopfert 
wird«, schrieb er damals, »denn er allein 
sucht und findet die Seele. Durch ihn wird 
die Musik menschlicher und lebendiger.« In 
dem Prélude zur Suite, das Christian Thie-
lemann und die Staatskapelle dem Werk 
von Schönberg gegenüberstellen, lässt 
Fauré zwei Welten in zwei Motiven aufein-
anderstoßen: Zum einen das schlichte und 
introvertierte Reflektionsthema Mélisan-
des, auf der anderen Seite den strahlenden 
Glanz ihrer äußerliche Wirkung, die er 
durch ein romantisches Cellosolo und Holz-
bläser beschreibt. 
Die beiden »Pelléas«-Interpretationen 
werden im 10. Symphoniekonzert einer wei-
teren Komposition gegenübergestellt, die 
ebenfalls in ihrer Gegenwart den Sound-
track der Zukunft gesucht hat: Maurice Ra-
vel war 1929 auf seiner Amerikatour nicht 
nur in ein neues Land gereist, sondern auch 
in eine vollkommen neue Musiklandschaft, 
die in Europa noch ferne Zukunftsmusik 
war. Ravel begeisterte sich für den Jazz. In 
seinem Klavierkonzert in G-Dur verarbei-
tete er die Eindrücke seiner US-Reise und 
brachte damit ebenfalls einen vollkommen 
neuen Sound mit nach Hause – den Klang 
der Ferne und der Zukunft der Musik. Be-
sonders deutlich wird das im ersten Satz, 
wenn Ravel das für ihn Bekannte, die alten 
Klänge seiner baskischen und spanischen 
Heimat, ungebremst auf Jazz-Motive kra-
chen lässt, die er auf seiner Reise entdeckt 
hat, etwa die neuen Dissonanzen, die be-
reits George Gershwin geprägt hatte. Mit 
seinem Klavierkonzert hat Maurice Ravel, 
ähnlich wie zuvor Debussy und Schönberg, 
einen weiteren möglichen Weg für die Re-
DER KOPFMUSIKER
Der Pianist Daniil Trifonov wurde 
gerade mit dem Herbert-von-Karajan- 
Preis der Osterfestspiele Salzburg 
ausgezeichnet – nun geht er mit der 
Staatskapelle auf Tournee.
 Daniil Trifonov ist einer der gefei-ertsten Pianisten unserer Zeit. Gemeinsam mit der Staatskapelle 
Dresden und Christian Thielemann hat 
er bereits zahlreiche Konzerte gegeben – 
zuletzt bei den Osterfestspielen Salzburg, 
bei denen der Russe zudem mit dem 
Herbert-von-Karajan-Preis ausgezeichnet 
wurde.
Trifonov gelang der Durchbruch, als 
er 2010 zunächst den dritten Preis beim 
Internationalen Chopin-Wettbewerb 
errang. Danach gewann er innerhalb 
von sechs Wochen gleich zwei weitere 
bedeutende Musikwettbewerbe, den Ar-
thur-Rubinstein-Wettbewerb in Tel Aviv 
und den Tschaikowsky-Wettbewerb in 
Moskau. »Das Gute an derartigen Wettbe-
werben ist, dass man lernt, sich vollends 
zu konzentrieren«, sagt Trifonov, »man 
hat nur eine Chance und man muss auf 
den Punkt genau das abliefern, was man 
sich vorgestellt hat. Genauso halte ich es 
auch mit einem Konzert: Jeder Auftritt 
erfordert höchste Konzentration und das 
Bewusstsein, genau in diesem Moment 
vor dem Publikum all das zu geben, wor-
an man so lange gearbeitet hat.«
Gearbeitet hat Trifonov zunächst am 
renommierten Gnessin-Institut in Mos-
kau. »Das war eine Schule«, erinnert er 
sich, »die zwar auf Musik spezialisiert 
war, aber wir hatten natürlich auch ganz 
normalen Unterricht. Mein Lieblingsfach 
war Physik. Und das hat wohl auch etwas 
mit der Musik zu tun: Es hat mir Spaß 
gemacht, meine Imagination zu schärfen 
und mir das, was ich in den Büchern ge-
lesen habe, genau vorzustellen. Ich glau-
be, die Übersetzung der hochkomplexen 
Theorie in eine konkrete Vorstellung 
hat mir sehr beim Klavierspiel geholfen. 
Denn auch hier geht es ja darum, Noten 
zu lesen, sich einen Klang vorzustellen 
und ihn anschließend am Instrument zu 
erzeugen.« 
Trifonov glaubt fest daran, dass Musik 
zwar mit dem Körper gemacht, zunächst 
aber im Kopf und in Gedanken vorberei-
tet werden muss – dass sie immer auch 
ein intellektueller Prozess ist. »So vieles 
von dem, was während eine Aufführung 
passiert, findet im Kopf statt«, sagt der 
Pianist, dessen Hobby es ist, sich mit den 
Mechanismen des Gehirns auseinander-
zusetzen, »wenn ich einen Takt zu schnell 
spiele, muss ich mir sofort klar darüber 
werden, warum ich das getan habe – Mu-
sikmachen ist andauerndes Denken.« 
Freitag, 12. Mai 2017, 20 Uhr
Samstag, 13. Mai 2017, 11 Uhr




Daniil Trifonov KLAVIER 
Gabriel Fauré
Prélude aus der Schauspielmusik zu Maurice 




»Pelleas und Melisande«, 
Symphonische Dichtung op. 5
Kostenlose Einführungen jeweils 45 Minuten 
vor Beginn im Opernkeller der Semperoper
Dienstag, 16. Mai 2017, 19.30 Uhr
Mittwoch, 17. Mai 2017, 19.30 Uhr
Madrid, Auditorio Nacional de Música
Freitag, 19. Mai 2017, 20 Uhr
Samstag, 20. Mai 2017, 20 Uhr
Paris, Théâtre des Champs Elysées
Montag, 22. Mai 2017, 19.30 Uhr








Prélude aus der Schauspielmusik zu Maurice 




»Pelleas und Melisande«, 




»Eine Alpensinfonie« op. 64
HÖR MAL – 
neuen Regeln. Ohne Debussys »Pelléas« zu 
kennen, wählte er den gleichen Stoff des 
Autoren Maurice Maeterlinck: Golo findet 
im Wald die schöne Mélisande, nimmt sie 
mit auf sein Schloss, um sie zu heiraten, 
und gerät dann in einen tödlichen Konflikt 
mit seinem Stiefbruder Pelléas, der sich 
ebenfalls in Mélisande verliebt. Anders als 
Debussy entschied Schönberg sich nicht für 
das Genre der Oper, sondern für eine Sym-
phonische Dichtung. Die Zukunft der Musik 
lag für ihn zunächst in der programmati-
geln der Musik aufgezeigt: Ein neues Amal-
gam aus europäischer Dur-Moll-Tonalität 
und amerikanischer Freiheit des Klanges. 
Fauré, Schönberg und Ravel spiegeln 
die Welt, wie sie vielen Menschen Anfang 
des 20. Jahrhunderts vorgekommen sein 
muss: Das Ende der alten Zeit war gekom-
men, die Zukunft lag in der Vielfalt des 
Neuen, in der Möglichkeit, überkommene 
Regeln über Bord zu werfen und neue zu 
erfinden. Regeln, die – und auch das ist ein 
Phänomen dieser Ära – nicht nur an die 
Zeit, sondern auch an den Raum, den Ort 
die Nation gebunden waren. 
Fauré, Ravel und Schönberg – sie alle 
stehen für den Klang einer Welt im Auf-
bruch, für Musik, in der das 19. Jahrhun-
dert aus- und das 20. eingeleitet wurde, das 
dann mit all seinen Exzessen, Nationalis-
men und Ideologien einen verhängnisvollen 
Verlauf nahm.
Szenenfoto von Debussys »Pelleás et Mélisande« in der Inszenierung von La Fura dels Baus 
an der Semperoper im Januar 2015 
so klingt die 
neue Welt
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11. SYMPHONIEKONZERT
Dvořák hatte mit seiner siebten Sym-
phonie gerade ein verstörend tragisches 
Meisterwerk vorgestellt und sich das Ziel 
gesetzt, »ein von meinen anderen Sympho-
nien verschiedenes Werk zu schreiben – mit 
individuellen, in neuer Weise ausgearbeite-
ten Gedanken.« Als Inspiration diente ihm 
die musikalische Beschreibung der Natur 
an seinem Sommersitz in Mittelböhmen. 
Im ersten Satz ist ein pastorales Flötenthe-
ma zu hören, im zweiten werden in einer 
Art Rhapsodie Vogelstimmen imitiert, im 
dritten wird ein folkloristischer Walzer 
angestimmt und im vierten kulminieren 
die unterschiedlichen Elemente schließlich 
in einer »slawischen Variation« und einem 
triumphalen Finale. Die Uraufführung, die 
Dvořák 1890 in Prag selber dirigierte, wur-
de ein gigantischer Erfolg. Bis heute ist die 
achte Symphonie eines der meistgespielten 
Werke des Meisters aus Böhmen.
Ungefähr zur gleichen Zeit arbeitete 
Gustav Mahler an seiner ersten Symphonie, 
die unter dem Titel »Titan« berühmt wur-
de. Auch er suchte nach einer vollkommen 
neuen Erzählform, auch er ließ sich vom 
Leben, das ihn umgab, und seinen alltäg-
lichen Klängen inspirieren. Die konkrete 
Entstehung seiner ersten Symphonie lässt 
sich heute kaum noch rekonstruieren – be-
sonders was jenen Satz betrifft, der unter 




Gustav Mahler und Antonín Dvořák haben Ende
des 19. Jahrhunderts versucht, der Gattung Symphonie
eine neue Dimension zu geben – das Ergebnis stellt
die Staatskapelle im 11. Symphoniekonzert vor.
Bereits 1884 erhielt Mahler einen Auf-
trag aus Kassel, eine Bühnenmusik zu 
schreiben. Erst 1966 entdeckte der Mahler-
Biograf Donald Mitchell an der Yale Uni-
versity in den USA ein bislang unbekanntes 
Manuskript des Komponisten, das seither 
mit diesem Auftrag in Verbindung gebracht 
wird: einen Andante-Satz in C-Dur, den 
Mahler wohl auch als eigenständigen Satz 
für seine erste Symphonie verwendet hatte, 
als diese 1889 in Budapest uraufgeführt 
wurde. Mahler gab der Symphonie den 
Titel »Titan« und dem langsamen Satz den 
Namen »Blumine« (eine Anspielung an das 
von Jean Paul erfundene Wort, das so etwas 
wie »Blumensammlung« bedeutet). 
Es folgten verschiedene Überarbeitun-
gen der Symphonie. Mahler strich den Titel 
»Titan« und entfernte auch den langsamen 
Satz. Dafür könnte es verschiedene Gründe 
gegeben haben. Vielleicht erschien ihm die 
Symphonie zu lang, vielleicht passte die 
Tonart C-Dur einfach nicht in das restliche 
Gefüge. Auch ist überliefert, dass Mahler 
die »Blumine« für »ungenügend sympho-
nisch« hielt. Wie auch immer: Fortan wurde 
seine erste Symphonie ohne diesen Satz 
aufgeführt. Erst seit einigen Jahren hat sich 
durchgesetzt, dass Orchester und Dirigenten 
»Blumine« oft nach einer Aufführung der 
ersten Symphonie spielen und diesen Satz 
auf Einspielungen des Werkes verewigen.
Die Staatskapelle verbindet diesen viel-
leicht rätselhaftesten Satz Gustav Mahlers 
nun mit einem anderen Meisterwerk des 
Komponisten, das bis heute oft hinterfragt 
und analysiert wird: mit dem Zyklus der 
»Kindertotenlieder«. Mahler ließ sich dafür 
von den Texten Friedrich Rückerts inspi-
rieren, der den Tod seiner eigenen Kinder 
mit Worten zu verarbeiten versuchte. Ein 
extremes Thema, das nur schwer in Töne 
zu fassen ist. Mahlers Frau Alma konnte 
nie verstehen, wie ihr Mann ein derart düs-
teres Werk komponieren konnte, während 
seine eigenen Kinder im Garten spielten. 
»Ich kann es wohl begreifen, dass man so 
furchtbare Texte komponiert, wenn man 
keine Kinder hat«, sagte sie einmal, »oder 
wenn man Kinder verloren hat. Ich kann es 
aber nicht verstehen, dass man den Tod von 
Kindern besingen kann, wenn man sie eine 
halbe Stunde vorher, heiter und gesund, 
geherzt und geküsst hat.« 
Mahlers zutiefst intime Musik fand auch 
Eingang, als er den Kosmos seiner Sym-
phonien erneut ausbaute. Die Idee, dass der 
Tod mächtig, die Liebe aber das Mächtigste 
sei, spielt immer wieder eine Rolle in Mah-
lers symphonischen Werken. Einige Motive 
der »Kindertotenlieder« verwendete Mahler 
später auch als Hauptmotiv seiner dritten 
Symphonie.
Das 11. Symphoniekonzert horcht den 
musikalischen Entwicklungen des späten 
19. Jahrhunderts nach und stellt das sym-
phonische Schaffen Dvořáks und Mahlers 
in direkte Verbindung mit musikalischen 
Ideen ihrer Zeit.
Samstag, 3. Juni 2017, 20 Uhr
Sonntag, 4. Juni 2017, 11 Uhr
Montag, 5. Juni 2017, 20 Uhr
Semperoper
11. SYMPHONIEKONZERT
Mittwoch, 7. Juni 2017, 20 Uhr
Brüssel, Bozar
Donnerstag, 8. Juni 2017, 20.15 Uhr
Amsterdam, Concertgebouw
Sonntag, 10. Juni 2017, 19 Uhr








Symphonie Nr. 8 G-Dur op. 88
Kostenlose Einführungen jeweils 45 Minuten 
vor Beginn im Opernkeller der Semperoper
»SINGEN ÜBER DAS TABU« 
 Der Bariton Matthias Goerne hat schon oft mit der Staatskapelle konzertiert. Die »Kindertoten-
lieder« von Gustav Mahler sind für 
ihn jedes Mal eine neue Herausforde-
rung – an sich selber, aber auch an 
das Publikum. 
Herr Goerne, was ist das Besondere an 
Mahlers »Kindertotenliedern«?
Mahler hat in den »Kindertoten liedern«  
eine außergewöhnliche Struktur her-
vorgebracht. Für uns ist es wichtig, die 
eigene Haltung im Umgang zwischen 
Melodie und Text zu bestimmen, das 
Herausarbeiten des Inhaltes eines jeden 
Wortes und gleichzeitig die Kontrolle 
über den emotionalen Gehalt einer 
Phrase im Auge zu behalten. Allein die 
Thematik dieses Zyklus ist ja unver-
gleichbar: die unbeschreibliche Trauer 
über den Tod der eigenen Kinder. Der 
Textdichter Friedrich Rückert ist an die-
ser Erfahrung gebrochen und hat sich in 
seinen Texten an diesem oft tabuisierten 
Thema abgearbeitet. Kein Wunder, dass 
für ein derartiges Sujet auch eine neue 
musikalische Form hermusste: jene des 
großorchestrierten Orchesterlieds.
Das Thema des Liederzyklus ist schwer – 
wie geht man damit um?
Die Ursprünglichkeit und der direkte 
Zugang sowohl zum Herzen als auch 
zum Verstand sind für mich bei Mah-
ler einmalig. Im Vergleich zu anderen 
Mahler-Zyklen tritt bei den »Kinderto-
tenliedern« oft auch etwas Merkwür-
diges beim Publikum ein: Man wird 
durch das erste Lied zunächst in den 
Kosmos hineingezogen, und spätestens 
beim zweiten Lied, wenn man weiß, was 
geschehen wird, worauf das alles hin-
ausläuft, gibt es oft die Reaktion, dass 
die Zuhörer sich schützen wollen und 
ein bisschen auf Distanz gehen. Man 
kann das als Sänger zuweilen physisch 
spüren. Das Thema des Kindstodes 
lässt uns noch immer erschaudern und 
bildet so etwas wie ein Tabu. Die unge-
schminkte Härte der Musik macht diese 
Werke für uns Interpreten am Ende aber 
auch so spannend. Wir operieren da ja 
nicht nur sehr nahe an unserer eigenen 
Befindlichkeit, sondern auch an jener 
der Zuhörer. Das sind zutiefst emotiona-
le Augenblicke.
Was ist bei der Interpretation der 
»Kinder totenlieder« mit einem Orchester 
besonders wichtig?
Letztlich ist es eine Frage der Verstän-
digung. Es geht für uns Sänger darum, 
die Richtung deutlich zu machen und 
die Gesten der Musik zu übertragen. 
Zwischen uns und dem Orchester muss 
eine Art der Vertrautheit im musikali-
schen Geschmack entstehen. Orchester, 
Dirigent und Solist müssen die gleichen 
Gedanken in einem Werk lesen, um am 
Ende stets gemeinsam auf der Spitze 
der musikalischen Welle zu stehen. Das 
macht es gerade bei diesem komplexen 
Zyklus so spannend.
 D
as Genre der Symphonie 
schien mit Ludwig van Beetho-
ven für lange Zeit ausgeschöpft 
gewesen zu sein. Was sollte 
auf seine musikalischen Monu-
mente, der dritten Symphonie, der fünften 
oder der neunten, folgen? Generationen von 
Komponisten quälten sich mit der Fortset-
zung der Symphonie mit neuen Mitteln. Im 
11. Symphoniekonzert stellt die Sächsische 
Staatskapelle nun gemeinsam mit dem Diri-
genten Daniel Harding ganz unterschiedli-
che Antworten auf diese Frage vor: Sowohl 
Gustav Mahlers erste Symphonie als auch 
Antonín Dvořáks achte entstanden in den 
1880er-Jahren. Und beide Komponisten 
haben auf ganz unterschiedliche Weise 
versucht, die alte Gattung aus der Vergan-
genheit heraus neu zu beleben.




journalist Axel Brüggemann führt durch 
das Programm, Einspielfilme schauen hin-
ter die Bühne und am Ende lassen sich die 
Künstler auf dem Platz vor der Semperoper 
feiern. In den vergangenen Jahren haben 
Comedians wie Olaf Schubert oder Wigald 
Boning für einen unverkrampften Zugang 
zur Kunstform der Oper gesorgt, zum Ge-
burtstag von Richard Wagner stimmten die 
Dresdner ein Ständchen an, und auch den 
Jägerchor aus dem »Freischütz« haben sie 
schon gesungen. Zwischen selbst mitge-
brachten Stühlen, Bratwurst und Bierstän-
den entsteht so eine einmalige Stimmung. 
Viele zehntausend Zuschauer haben das 
Semper Open Air in den letzten Jahren be-
sucht – inzwischen ist es aus dem Kalender 
der Staatskapelle und der Semperoper nicht 
mehr wegzudenken. Auch, weil die Meis-
terwerke der klassischen Musik an diesen 
Abenden plötzlich mitten in der Stadt ste-
hen – kostenlos für jeden. 
Der Veranstaltungsmanager Stephan 
Gräber ist seit der ersten Live-Übertragung 
der Mastermind hinter diesem Spektakel. 
Gemeinsam mit seinem Team von Water-
loo Produktion kümmert er sich um den 
Aufbau der über 50 Quadratmeter großen 
Leinwand, sorgt dafür, dass der Klang 
unter freiem Himmel sich dem Sound in 
der Semperoper angleicht, organisiert das 
Gourmet-Angebot, koordiniert die Stände, 
verlegt die nötigen Kabel und organisiert 
die Kameratechnik für das Publikums-
Programm auf dem Theaterplatz. »Bei einer 
solchen Veranstaltung muss man an viele 
Dinge denken«, sagt er, »und wir haben 
in den letzten Jahren viel gelernt, um die 
Aufführung aus der Semperoper möglichst 
intim und direkt auf den Platz zu bringen.« 
Das nötige Live-Signal aus der Sem-
peroper liefert ihm die Produktionsfirma 
UNITEL. Sie nimmt die Konzerte für eine 
spätere DVD-Verwertung mit zahlreichen 
Kameras auf. »Aber genauso wichtig ist für 
uns der Ablauf des Programms, das nur auf 
dem Theaterplatz stattfindet und das eben-
falls auf die Leinwand übertragen wird«, 
sagt Gräber. »Das ist ja das Besondere: Mu-
siker, Künstler oder Dramaturgen nehmen 
hier Kontakt mit dem Publikum auf, wir 
produzieren Einspielfilme hinter den Kulis-
sen der Kapelle und wollen, dass die Dresd-
ner ihr Orchester als das erleben, was es 
ist: viele begeisterte Menschen, die für die 
Musik brennen. Und ich finde es klasse, wie 
engagiert die Musiker bei diesem Projekt 
sind – dass sie es wirklich ernst damit mei-
nen, Kontakt auch zu jenen aufzunehmen, 
die nicht zum Stammpublikum der Kapelle 
in der Semperoper zählen. Für mich ist es 
immer eine Bestätigung, wenn die Besu-
cher, die im Saal sitzen, in der Pause nach 
draußen kommen, unser Programm an-
schauen und am liebsten bleiben möchten.«
Stephan Gräber ist ein Ur-Dresdner und 
ein eingefleischter Fußballfan – natürlich 
von Dynamo. »Aber danach rangiert inzwi-
schen sofort die Kapelle«, sagt er und lacht. 
Früher hatte Gräber mit der Klassik nicht 
viel am Hut, inzwischen hat sich das gewan-
delt. »Die Arbeit für die Kapelle hat mich zu 
einem begeisterten Klassik-Hörer gemacht«, 
sagt er, »auch, weil ich sehe, wie emotional 
und leidenschaftlich das Musikmachen ist.« 
Gräber ist Profi, wenn es um Veranstal-
tungen geht, in denen Menschen anderen 
Menschen begegnen. »Das Open-Air für 
die Staatskapelle zu organisieren, mitten 
im ›Wohnzimmer‹ der Stadt, direkt auf 
dem Theaterplatz mit seinem großartigen 
Ensemble, das ist natürlich eine große 
Ehre«, sagt er. »Für mich ist es fantastisch 
zu sehen, wie mit der klassischen Musik 
eine vermeintlich elitäre Kunst an solchen 
Abenden ganz selbstverständlich in unse-
rer Zeit steht und für ganz besondere, emo-
tionale Augenblicke sorgt. Ein Highlight 
für mich ist, wenn die Sänger oder Solisten 
nach dem Konzert und dem Applaus in der 
Semperoper nach draußen kommen und 
sehen, wie begeistert die vielen tausend 
Menschen auf dem Platz sie bejubeln.« 
Besonders gern erinnert sich Gräber daran, 
dass Anna Netrebko nach dem »Lohengrin« 
mit eingeschaltetem Mobiltelefon auf die 
Open-Air-Bühne kam und die Bilder vom 
jubelnden Dresdner Publikum direkt auf 
ihren Facebook-Account postete.
Auch für das kommende Semper Open 
Air, bei dem der Geburtstag von Herbert 
Blomstedt, dem ehemaligen und langjäh-
rigen Chefdirigenten der Kapelle gefeiert 
wird, hat sich Gräber gemeinsam mit der 
Sonntag, 3. Juli 2017, ab 17 Uhr
Theaterplatz
SEMPER OPEN AIR
Liveübertragung des 12. Symphoniekonzerts der 
Staatskapelle Dresden mit Vorprogramm
Axel Brüggemann MODERATION
Herbert Blomstedt DIRIGENT
Sir András Schiff KLAVIER
Ludwig van Beethoven
Klavierkonzert Nr. 1 C-Dur op. 15
Anton Bruckner
Symphonie Nr. 4 Es-Dur »Romantische«
Freier Eintritt
DRESDEN
Seit Jahren organisiert der Dresdner Veranstaltungsmanager Stephan Gräber 
das Semper Open Air auf dem Theaterplatz. Auch dieses Mal, wenn der 
Geburtstag von Herbert Blomstedt gefeiert wird, sorgt er für den reibungslosen 
Ablauf. In den letzten Jahren ist er Kapell-Fan geworden – nur eines ist ihm 
noch wichtiger: der nächste Sieg von Dynamo Dresden. Staatskapelle ein unterhaltsames Rahmen-
programm einfallen lassen. Aber er steht 
auch vor einer ganz neuen Herausforde-
rung. Durch die Renovierung der Augus-
tus-Brücke wird dieses Jahr der Parkplatz 
neben dem Theaterplatz, auf dem bislang 
die Leinwand aufgebaut wurde, nicht zur 
Verfügung stehen. »Das hat für uns den 
Nachteil, dass wir die Technik neu planen 
müssen – aber für das Publikum hat es den 
großen Vorteil, dass wir mit der Leinwand 
nun wirklich auf dem Theaterplatz stehen, 
also im Herzen der Stadt und vor der Oper.«
Veranstaltungsmanager Stephan Gräber
 Die Staatskapelle und Dresden haben eine ganz besondere Beziehung. Was innerhalb der Mauern der Semperoper pas-siert, schreibt seit Jahrhunder-
ten Musikgeschichte. Es gehört aber auch 
zum Selbstverständnis des Orchesters, den 
eigenen Innenraum regelmäßig zu verlas-
sen. Und so veranstaltet das Orchester ein-
mal im Jahr ein großes Open Air auf dem 
Theaterplatz: Die Aufführungen werden 
live mit Unterstützung von Radeberger Pils-
ner auf eine Großbildleinwand übertragen. 
Kapellmusiker stellen sich im Rahmenpro-
gramm vor, es gibt vor der Aufführung und 
in den Pausen Live-Gespräche, der Musik-
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HERBERT BLOMSTEDT
» WIR DIENEN DER MUSIK, 
KEINEM SYSTEM«
Herbert Blomstedt war Chefdirigent der Staatskapelle von 1975 bis 1985. 
Kurz vor seinem 90. Geburtstag kehrt er nun zurück. Und Dresden wird 
ihn feiern und das 12. Symphoniekonzert mit Werken von Beethoven und 
Bruckner auf einer Großbildleinwand auf dem Theaterplatz zeigen. Ein 
Besuch beim Jubilar. 
freundlich und leise – einer, der begeistert 
über Musik redet. Einer, der anders ist 
als viele andere seiner Kollegen. War das 
schon immer so?
Ich glaube, dass das Anderssein ein Leit-
motiv meines Lebens ist. Es hat schon als 
Kind begonnen, auf ganz unterschiedlichen 
Ebenen. Als Sohn eines adventistischen 
Pastors durfte ich am Sabbat nie zur Schule 
gehen. Also musste ich jede Woche beim 
Rektor anklopfen und erklären, warum ich 
am Samstag nicht kommen könne. Trotzdem 
habe ich mich in der Schule immer wohl 
gefühlt, aber das war schon eine kleine 
Belastung. Hinzu kam, dass ich der Einzige 
war, der sich für klassische Musik interes-
sierte. Als ich fünf Jahre alt war, zogen meine 
Eltern mit mir nach Finnland. Damals eine 
junge Nation, die nicht gut auf die schwedi-
sche Minderheit zu sprechen war. Ich war 
also wieder anders, ich war: »der Schwede«. 
Die finnischen Jungs hatten Messer dabei, 
manchmal musste ich aus der Schule nach 
Hause laufen, weil ich Angst hatte. Nach fünf 
Jahren ging es zurück nach Schweden, und 
plötzlich war ich wieder fremd und wurde 
nun »der Finne« genannt. Ich glaube, dass 
ich unter all diesen Dingen nie wirklich gelit-
ten habe – aber sie haben mich geprägt.
Angekommen im Hotelzimmer, gibt es 
stilles Wasser. Ein Interview ist für Blom-
stedt kein einseitiges Frage-Antwortspiel. 
Er schaut seinem Gegenüber immer wieder 
eindringlich in die Augen. Dabei wirkt er 
hellwach. Ist die Musik für ihn eine bessere 
Art zu kommunizieren als das Wort? 
Ich habe die Musik als Sprache schätzen 
gelernt, mit der man Barrieren überspringen 
kann. Und vielleicht ist das etwas, was mir 
im Alter immer klarer wird: Heute fühle ich 
mich überall wohl, auch – und vielleicht gera-
de – dort, wo die Leute erst einmal gar nichts 
mit Religion oder Musik zu tun haben. Diese 
Erkenntnis verwandelt auch das musikalische 
Denken. Am Anfang des Lebens habe ich 
mich hauptsächlich für die Musik an sich in-
teressiert, die Technik, die Interpretation, die 
Konzepte, die einzelnen Noten. Ein spannen-
de Arbeit, die einen Menschen aber auch sehr 
einsam werden lässt. Allerdings empfand ich 
diese Einsamkeit oft auch als inspirierend. Sie 
ist ein Nebeneffekt, wenn man sich vollkom-
men auf die Welt der Musik einlässt. Irgend-
wann stellt man allerdings fest, dass man 
Kontakt zu anderen Menschen braucht, dass 
man das Miteinander benötigt. Für mich war 
meine Zeit mit der Staatskapelle in Dresden 
ein Schlüssel dieser Erkenntnis. Hier wurde 
ich als Geschenk betrachtet, als Gesandter der 
freien Welt, als jemand, dessen Meinungen 
man schätzte, mit dem man gemeinsam mu-
sizieren wollte. Hier lernte ich ein ganz neues 
Gefühl kennen, eine wohltuende Offenheit 
und, ja, diesen Rausch des Miteinanders. 
Dass der Schwede Herbert Blomstedt 
1975 ein ostdeutsches Orchester übernom-
men hat, war etwas Besonderes. Kein Gast-
dirigat, keine Stippvisite – sondern ein be-
wusstes Einlassen auf eine andere, für ihn 
neue Welt. Warum hat er sich darauf ein-
gelassen? Blomstedt nimmt einen Schluck 
Wasser, macht eine Generalpause und 
antwortet: »Wegen der wunderbaren Men-
schen – sie waren so komplex, vielleicht 
auch kompliziert. Aber sie haben mich 
angezogen. Vor allem, weil es unglaublich 
begeisterte Musiker waren.« 
Das Lustige ist, dass meine Entscheidung 
für Dresden wirklich gar nichts mit Politik 
zu tun hatte. Ich weiß nicht, was die Leute 
gedacht haben, ob sie mich für einen Kom-
munisten oder einen Verräter gehalten haben. 
Niemand hat mir das gesagt und ich habe es 
auch nie gelesen. Die Dresdner hatten mir 
die Stelle ja bereits 1970 angeboten, aber ich 
konnte mich nicht überwinden, in dieses Land 
zu gehen. Niemand wollte etwas Politisches 
von mir, es ging auch nie um dieses Thema. 
Man ging viel geschickter vor: Mich haben 
am Ende die Menschen überzeugt und die 
Leidenschaft der Musiker. Wenn ich zu Gast 
war, haben sie mir die Silbermann-Orgel in 
Freiberg gezeigt, sie haben mich in die Sächsi-
sche Schweiz gebracht, und der Solobratscher, 
Jochen Ulbricht, ist mit mir zu einem Augen-
arzt nach Döbeln gefahren, der jeden Sonntag 
in der Kirche Cello spielte. Ich ließ meine 
Augen von ihm kontrollieren, wohlgemerkt, 
in einer heimlichen Privatpraxis! Und wieder 
lernte ich eine dieser Inseln kennen: Egal, von 
welchem politischen System die Leute umge-
ben waren, es gab diese Menschen, die in der 
Musik und in der Kirche einen eigenen Raum 
gefunden haben. So wie ich in meiner Kind-
heit. Das hat mich natürlich fasziniert. Und 
als dieser Augenarzt mir dann noch ein Auto-
graph von Engelbert Humperdinck schenkte, 
war es um mich geschehen!
Ist all das Verklärung? So, wie Herbert 
Blomstedt seine Geschichte erzählt, ist sie 
allein eine Geschichte der Menschlichkeit. 
Aber ist für einen Musiker nicht immer 
auch die Zeit, die Gesellschaft, in der er 
sich bewegt, maßgeblich für seine Interpre-
tationen? Herbert Blomstedt denkt lange 
über diese Frage nach – seine Antwort er-
klärt viel von seiner Auffassung von Musik.
Natürlich ist es für eine Interpretation 
nicht unwichtig, wie die Welt, die uns um-
gibt, tickt. Aber ich glaube, dass der Ein-
fluss von Außen oft auch überschätzt wird. 
Musik, so wie ich sie begreife, entsteht nicht 
aus der Konfrontation mit dem Außen, nicht 
als Behauptung gegen etwas Konkretes, 
nicht als Mittel zum eigenen Zweck. Musik, 
wie ich sie begreife, führt nach innen. Für 
mich finden die größten Wandlungen auch 
nicht unbedingt in der Welt, sondern in 
unseren Köpfen statt. Klar, dass jeder Kopf 
auch von seiner Umwelt beeinflusst wird. 
Aber wenn wir die Musik ernst nehmen, 
ist die Frage ihrer Interpretation eigentlich 
weniger, wie man mit ihr auf die Welt re-
agiert, sondern wie man ihrem eigentlichen 
Kern, ihrem Inneren auf den Grund kom-
men kann.
Letztlich findet für mich das eigentlich 
Revolutionäre immer in der Musik und mit 
den Erkenntnissen, die sie uns beschert, 
statt. Ein Beispiel: Als der Bärenreiter-Verlag 
eine neue, kommentierte Beethoven-Edition 
herausgegeben hat, war das für mich eine 
wirkliche Herausforderung. In der dritten 
Symphonie, im Trauermarsch, gibt es eine 
 K
urz vor seinem 90. Geburtstag 
wird Herbert Blomstedt nach 
Dresden zurückkehren. Der 
große schwedische Dirigent 
hat die Staatskapelle als Chef-
dirigent von 1975 bis 1985 maßgeblich 
geprägt – in einer Zeit, in der es nicht 
selbstverständlich war, dass Musiker aus 
dem Westen eine Position in der DDR
angenommen haben. 
Das 12. Symphoniekonzert, in dem 
Blomstedt Beethovens erstes Klavierkonzert 
(mit Sir András Schiff) sowie Anton Bruck-
ners vierte Symphonie leiten wird, ist auch 
eine Hommage der Kapelle an ihren ehema-
ligen Leiter. Das Konzert wird auf Großbild-
leinwand auf den Theaterplatz übertragen, 
Kapell-Musiker werden sich vorstellen und 
der Musikjournalist Axel Brüggemann wird 
durch das Programm führen. 
In Vorbereitung auf das Konzert hat 
Brüggemann Herbert Blomstedt in Wien
getroffen. Die Flure im Hotel Imperial sind 
mit schwerem Teppichboden ausgelegt. 
Blomstedt steigt aus dem Fahrstuhl – ein 
rüstiger, fröhlicher, alter Mann. »Gehen 
wir hoch zu mir, da sind wir ungestört«, 
sagt er. Ob das viele Reisen ihm nicht all-
mählich schwerfällt? »Nein, ich nehme mir 
auch Auszeiten, aber das Reisen ist nötig, 
um wirklich mit einem Orchester arbeiten 
zu können, um gemeinsam an der Musik zu 
tüfteln«, sagt er, »ich mag das noch immer 
gerne. Es gefällt mir, herumzukommen.«
Der Dirigent ist kein typischer Maestro, 
kein Musiker mit Starkult. Blomstedt ist 
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Stelle, in der wir immer ein Diminuendo 
gespielt haben – weil das angeblich so im 
Manuskript steht. Nun aber, in der kritischen 
Ausgabe, wurde plötzlich gesagt, dass Beet-
hoven seine Akzente schludrig notiert hätte, 
und, ja, dass das, was aussieht wie ein Di-
minuendo, in Wahrheit ein flüchtig notierter 
Akzent sei. So stand es dann auch in der neu-
en Ausgabe. Mich hat das veranlasst, in den 
Handschriften nachzuschauen. Dort habe ich 
Stimmen gefunden, in denen Beethoven sel-
ber »diminuendo« in Worten ausgeschrieben 
geschrieben hat.
Was ich damit sagen will: Kein politischer 
Wandel, kein politisches System hat die Deu-
tung Beethovens so sehr beeinflusst wie diese 
kritische Ausgabe. Wir wollen als Musiker ja 
nicht einem System gefallen, sondern dem 
Komponisten gerecht werden. Und manch-
mal ist es nur ein kleines Zeichen, das unse-
ren Blick auf die Struktur und den Ausdruck 
eines Werkes, auf das, was Beethoven wollte, 
verändert: Der Unterschied zwischen einem 
Diminuendo und einem Akzent verändert die 
Aussage des Stückes. Handelt es sich um den 
Ausdruck von Resignation oder um eine hoff-
nungsvolle Ankündigung? 
Die große Aussage des kleinen Details! 
Vielleicht ist das ein Schlüssel zur Musik-
philosophie Blomstedts. Auf jeden Fall 
decken sich Gedanken wie diese mit dem 
Mann, der einem im Hotel Imperial gegen-
übersitzt. Blomstedt verzichtet auch beim 
Sprechen auf jeden aufgesetzten Gestus. 
Seine Worte sind klar, durchdacht – und 
in ihrer Schlichtheit bestechend. Es ist der 
Inhalt, der sie formt. Und das nun seit vie-
len Jahrzehnten. 
Das Programm, mit dem er nach Dres-
den kommt, um seinen Geburtstag zu fei-
ern, hat er sich selber ausgesucht. Im Zen-
trum steht Anton Bruckner. Was fasziniert 
ihn an diesem Komponisten?
Im Laufe meines Lebens hat sich mein 
Blick auf Mahler oder Liszt verändert – die 
Faszination für Bruckner aber ist immer 
die gleiche geblieben. Bruckner war schon 
eine Jugendliebe, seine Musik hat mich ein 
ganzes Leben lang begleitet. Ich ging damals 
immer mit meinem drei Jahre älteren Bruder 
in die Konzerte, und als ich zum ersten Mal 
Bruckner hörte, schlenderten wir anschlie-
ßend durch einen Park und versuchten, alle 
Themen nachzusingen. Zu Hause musste 
ich sie dann sofort aufschreiben, um diese 
großartige Musik zu analysieren. Später 
hörte ich Eugen Jochum, der in dieser Musik 
lange mein Ideal war. Jochum war nüchter-
ner als Furtwängler. Klar, mich begeisterte 
Furtwänglers Spannung, aber wenn man das 
ehrlich betrachtet, war Jochum näher an den 
Quellen. Und das machte mich neugierig. 
Besonders in jungen Jahren kommt man 
ja vor lauter Begeisterung gar nicht dazu, die 
Dinge wirklich zu entdecken. Man ist so fas-
ziniert von diesem Kosmos, dass man alles, 
was existiert, nur aufnimmt. Dass man sich 
die Frage stellt, worum es eigentlich geht, 
kommt erst viel später. Bei mir ist es das 
aktive Musizieren gewesen, die Violinkonzer-
te von Mozart und Beethoven. Als ich zu Max 
Bruch keinen Zugang fand, habe ich mich 
gefragt, warum das so ist. Heute finde ich 
dieses Konzert fantastische Musik!
Dass Blomstedt seinen Geburtstag in 
Dresden mit der Staatskapelle feiert, ist 
kein Zufall. Immerhin hat er das Orchester 
entscheidend geprägt – und ist auch nach 
1985 regelmäßig zurückgekehrt. Aber was 
genau macht den Klang der Kapelle für ihn 
aus? Hat er auch etwas mit der Abschot-
tung zu Zeiten der DDR zu tun?
Sicherlich fand in Dresden eine Art Ab-
schottung statt. In Wahrheit aber haben wir 
natürlich viel von Außen wahrgenommen. 
Entscheidend war eher, dass auch die Mu-
siker, die neu ins Orchester kamen, aus der 
gleichen Dresdner Schule stammten. Und 
dass sie innerhalb dieser kleinen Welt ähn-
liche Ideale gefunden haben. Eines dieser 
Ideale war der Stolz auf die eigene Tradition 
und Qualität.
Ein bekannter Geiger kam einmal zu einer 
Probe, bat die Flöte, eine Phrase etwas an-
ders zu spielen, hat noch einmal abgebrochen 
und beim dritten Mal war das dann perfekt. 
Am nächsten Tag saß ein anderer Flötist 
im Orchester. Als der Geiger fragte, was 
passiert sei, antworteten ihm die Musiker: 
»Sie mussten gestern zwei Mal abbrechen, 
und es gehört zu unserer Ehre, Ihre Ideen 
beim ersten Mal umzusetzen.« Als ich diese 
Geschichte in Schweden erzählte, haben die 
Leute gesagt: »Ja, klar, diese Militärdiktatur! 
Typisch!« Aber sie hatten keine Ahnung. Das 
hatte nichts mit Politik zu tun, es war der 
Stolz eines Orchesters, einer Interpretation zu 
dienen. Dem Flötisten ist auch nichts passiert. 
Es ist dieser Selbstanspruch, der mich sehr 
fasziniert hat. Er hatte nichts mit einem poli-
tischen System zu tun: Diesen Ethos hatte die 
Kapelle schon vor der Nazi-Zeit, während der 
dunklen Jahre, in der DDR – und er bestimmt 
auch heute ihre Ernsthaftigkeit. Wer wirklich 
der Musik dient, kann nicht parallel einem 
System dienen – die Musik ist autonom.
Ein Gespräch mit Herbert Blomstedt ist 
auch eine Lehrstunde in Sachen Musik und 
Politik – ganz ohne erhobenen Zeigefinger. 
Im festen Glauben an die Kraft des Klanges. 
Der Dirigent hat noch eine Probe, muss 
gleich weiter. Auch mit knapp 90 Jahren 
gibt es für ihn kein Innehalten. »Es gibt 
noch einiges zu tun«, sagt er. Auch, weil er 
weiß, dass das Leben am Ende eben doch 
begrenzt ist.
Für die Zeit des Menschen auf Erden 
gibt es ein Ende, für die Entwicklung der 
Samstag, 1. Juli 2017, 11 Uhr
Sonntag, 2. Juli 2017, 20 Uhr




Sir András Schiff KLAVIER
Ludwig van Beethoven
Klavierkonzert Nr. 1 C-Dur op. 15
Anton Bruckner
Symphonie Nr. 4 Es-Dur »Romantische«
Kostenlose Einführungen jeweils 45 Minuten 
vor Konzertbeginn im Opernkeller
Live-Übertragung via Großleinwand
mit Vorprogramm ab 17 Uhr auf dem 
Theaterplatz.
Moderation: Axel Brüggemann
Musik sicherlich nicht. Natürlich, wenn 
man älter wird, spürt man, dass der Punkt 
kommen wird, an dem man irgendwann 
nicht mehr in der Lage sein wird, gewisse 
Dinge zu tun. Dabei gibt es so vieles, was 
man noch erreichen will: Noch immer ist 
jedes Konzert nur die Vorbereitung auf das 
Übernächste. Man geht immer noch drei 
Schritte vor und einen Schritt zurück. Man 
hat ein Ideal vor Augen, dem man hinter-
her eilt. Nein, in der Musik gibt es keinen 
Schlusspunkt wie im Dasein auf Erden. Der 
Prozess der Entdeckungen wird weiterge-
hen, und jede Sekunde, in der ich daran 
teilhaben darf, erfüllt mich mit Freude.
Aufgezeichnet von Axel Brüggemann
4. AUFFÜHRUNGSABEND
 A
ls Bernd Schober im DDR-
Fernsehen einen Film des 
Tauchers Jacques-Yves Cous-
teau gesehen hatte, wusste er: 
»Das will ich auch.« Einmal 
abtauchen. Die Stille unter dem Wasser 
erlauschen. Diese faszinierende Form der 
Freiheit erleben. Bis dahin verlief sein Le-
ben weitgehend nach Plan. Als Kind lernte 
er Klavier, dann nahm seine Mutter ihn mit 
zur Spezialschule in Halle – dort wurde er 
im Fach Oboe unterrichtet. »Man hatte da-
mals keine große Wahl«, sagt Schober, »der 
Berufsweg war ziemlich klar vorgezeich-
net«. Als er nach Dresden zur Kapelle kam, 
hatte er erst einmal keine richtige Woh-
nung. »Das waren keine leichten Zeiten, 
aber es musste ja weitergehen.« Die Musik 
wurde für Schober zu einer anderen Form 
der Freiheit und der Kommunikation.
1993 war es endlich so weit. In den Seen 
rund um Dresden erlernte Bernd Schober 
das Tauchen. Inzwischen taucht er regel-
mäßig in den Meeren der Welt. »Wenn Sie 
zwei Wochen in Ägypten sind, das Boot 
aus dem Hafen abfährt, das Handy plötz-
lich keinen Empfang mehr hat – das ist für 
mich ein großes Glück.« Es ist die Stille, 
die Schober genießt. Das Alleinsein in der 
Natur. Die Ungestörtheit. Das Auf-Sich-
Zurückgeworfen sein. Und genau diese 
Momente der Stille geben ihm auch die 
Kraft für den Klang. 
»Mal so richtig abtauchen«
Solooboist Bernd Schober wird im 4. Aufführungsabend Bachs A-Dur-
Konzert für Oboe d’amore, Streicher und Basso continuo interpretieren. 
Um neue Klänge zu finden, geht er zuvor gern auf Tauchstation.
Manchmal, im Winter, geht er sogar 
eistauchen. Als das Orchester sich an einem 
Abend um kurz vor 17 Uhr im Graben traf, 
um den »Tristan« aufzuführen, sagte ein 
Kollege zu ihm: »Jetzt wird es ernst.« Scho-
ber antwortete: »Ernst war es heute Vormit-
tag, als ich unter dem Eis getaucht bin. Da 
ist jeder Fehler tödlich. Hier ist es am Ende 
dann alles doch nur ein Spiel.« 
Vielleicht hat Schober beim Tauchen 
auch die Perfektion gelernt. Jeder Fehler 
kann fatal sein. So denkt der Oboist auch in 
der Musik. Das Mundstück für sein Instru-
ment schneidet er mit dem Messer auf den 
Millimeter passend, Passagen, die etwas 
komplexer sind, werden so lange geübt, 
bis kein Zweifel mehr vorhanden ist. »Man 
spürt ja, ob es noch Unsicherheiten gibt«, 
sagt Schober, »und man kann arbeiten, bis 
sie so weit wie möglich aus dem Weg ge-
räumt sind.«
Schober liebt die Herausforderung und 
die Entdeckung neuer Welten. 1999 fragte 
ihn der Dirigent Giuseppe Sinopoli, ob 
er nicht Lust hätte, im Bayreuther Fest-
spielorchester zu spielen. Schober zögerte 
zunächst. Ist das wirklich etwas für ihn? 
Will er das – die Sommerferien im Or-
chestergraben verbringen? Als er dann 
zum ersten Mal in Bayreuth musizierte, 
war es sofort um ihn geschehen. Mit 
Ausnahme von 2012 saß er jedes Jahr in 
Wagners »mystischem Abgrund« – wegen 
der Musik, wegen des Festspielhauses und 
der Kollegen. »Die Oboengruppe in Bay-
reuth ist ganz besonders«, sagt er, »und es 
sind über die Jahre viele Freundschaften 
entstanden.« 
Auch in der Staatskapelle genießt 
Schober das Miteinander. »Die Stimmung 
unter den Holzbläsern ist einmalig«, sagt 
er. Und natürlich nutzt er die Möglichkeit 
der Aufführungsabende, bei denen sich 
die Musiker der Kapelle mit ihren eigenen 
Programmen vorstellen können. »Diese 
Konzertreihe ist vielleicht die Basis unse-
res Klanges: Wir können hier Programme 
gestalten, die uns am Herzen liegen, Musik 
spielen, die uns persönlich begeistert – und 
all das immer gemeinsam mit unseren 
Freunden und Kollegen.«
Für seinen bevorstehenden Auftritt im 
4. Aufführungsabend hat Bernd Schober 
sich das A-Dur-Konzert von Johann Sebas-
tian Bach ausgesucht. »Ich liebe dieses 
Stück«, sagt er, »Bach ist für mich der 
Herrgott, der Mozart auf die Welt geschickt 
hat – und Wagner steht irgendwie über 
allem.« Für Schober hatte die Wahl auch 
einen anderen Grund. »Jeder erwartet von 
der Kapelle immer Weber, Strauss und 
Wagner«, sagt er, »so wie die Hallenser 
ihren Händel haben und die Leipziger ihren 
Bach. Aber ich finde es wichtig, dass wir 
regelmäßig aus unserem Kernrepertoire 
ausbrechen, andere Ufer kennenlernen und 
sie gemeinsam mit unserem Publikum ent-
decken.« Außerdem ist das Bach-Konzert 
für den Oboisten eine der seltenen Möglich-
keiten, seine Oboe d’amore auszupacken. 
»Außer in Strauss’ ›Sinfonia Domestica‹, 
in der ›Matthäus-Passion‹ und im ›Weih-
nachtsoratorium‹ kommt dieses wunderba-
re Instrument ja eher selten vor.«
Die letzten Wochen ist er wieder abge-
taucht. Dieses Mal nicht in einen See oder 
in ein Meer, sondern in Bachs Partitur: Im 
4. Aufführungsabend ist dann zu hören, 
welchen Klang Bernd Schober in seiner 
inneren Stille gefunden hat.




Bernd Schober OBOE D’AMORE 
Samuel Barber
»Adagio for Strings« op. 11
Johann Sebastian Bach
Konzert A-Dur für Oboe d’amore, 
Streicher und Basso continuo BWV 1055R
Kurt Weill
Symphonie Nr. 2
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Schostakowitsch Tage zu berücksichtigen«, 
sagt der Kapell-Dramaturg Tobias Nieder-
schlag, zugleich Künstlerischer Leiter der 
Schostakowitsch Tage. »Die Staatskapelle 
hat ja nicht nur eine große Tradition im 
deutschen romantischen Repertoire, son-
dern ist seit vielen Jahrzehnten auch mit 
der Musik von Schostakowitsch in besonde-
rer Weise vertraut.« 
Dass für das Konzert Gennady Rozh-
destvensky gewonnen werden konnte, kann 
man getrost als Glücksfall bezeichnen. Der 
Name des Dirigenten ist untrennbar mit 
dem des Komponisten verbunden. Mit sei-
ner Aufnahme sämtlicher Schostakowitsch-
Symphonien hat Rozhdestvensky eine 
Referenz vorgelegt, die bis heute für viele 
Dirigenten ein Maßstab ist. 1974, ein Jahr 
vor Schostakowitschs Tod, holte Rozhdest-
vensky dessen erste und damals vergessene 
Oper »Die Nase« durch eine Wiederauffüh-
rung an der Moskauer Kammeroper in die 
internationalen Opernspielpläne zurück 
und arbeitete dabei noch eng mit dem Kom-
ponisten zusammen. 
Sein bevorstehendes Dresdner Konzert 
spürt dem Lebensbogen des Komponisten 
nach: Es stehen sowohl die erste als auch 
die 15. und damit die letzte Symphonie 
von Dmitri Schostakowitsch auf dem Pro-
gramm. Zwischen beiden Werken liegen 
46 Jahre, in denen sich die Sowjetunion in 
einem dauernden Wandel befand. Zwischen 
1925 und 1975 haben sich das Land und 
seine politischen Strukturen immer wieder 
grundlegend geändert. Das Programm 
erzählt also auch davon, wie die Geschichte 
einer Nation ihre Musik und ihre Künstler 
prägt – schließlich war Schostakowitsch 
durch mehrere öffentliche »Zurechtwei-
sungen« direkt von Stalins Herrschaft und 
Kunstdiktat betroffen. 
Gennady Rozhdestvensky ist ein Meister 
darin, das Komplexe und Zwiespältige, 
das man in beiden Symphonien findet, 
stilsicher zu ordnen, das Außen nach innen 
zu verlegen und Details hörbar werden zu 
lassen, die von anderen Dirigenten oft ver-
nachlässigt werden. Der große Spannungs-
bogen von der ersten zur 15. Symphonie 
kulminiert darin, dass Schostakowitsch 
am Ende seiner letzten Symphonie, kurz 
nachdem ihn eine Herzattacke ereilte, das 
Todverkündigungsmotiv aus Richard Wag-
ners »Die Walküre« zitiert – ohne es in eine 
neue Offenheit oder in musikalischen Trost 
zu überführen. Schostakowitschs Spätwerk 
endet einfach: unspektakulär, so als habe 
der Komponist diesem Werk nichts mehr 
hinzuzufügen. 
 »E
s wäre schwer, die Bedeutung 
meiner Beziehung zu Dmitri 
Schostakowitsch und Alfred 
Schnittke zu unterschätzen – die-
se beiden Titanen haben mir ein 
musikalisches Universum eröffnet, durch 
das ich seither unsere zerbrechliche Welt 
wie durch ein Vergrößerungsglas betrach-
ten kann.« Für den russischen Dirigenten 
Gennady Rozhdestvensky ist Dmitri Schos-
takowitsch wohl einer der wichtigsten Weg-
begleiter seines inzwischen 86-jährigen 
Musikerlebens. Rozhdestvensky wurde am 
Moskauer Konservatorium ausgebildet, 
leitete das Rundfunk-Symphonieorchester 
der UdSSR und war der erste, der die Musik 
von Carl Orff, Paul Hindemith und Maurice 
Ravel nach Moskau brachte. 1984 wurde 
er Chefdirigent der Wiener Symphoniker, 
später der Stockholmer Philharmonie. 
Rozhdestvenskys bislang einziger 
Auftritt am Pult der Staatskapelle fand im 
Juni 1987 statt, liegt also genau 30 Jahre 
zurück. Damals dirigierte er im Kulturpa-
last Schostakowitschs neunte Symphonie, 
außerdem das damals brandneue Violakon-
zert von Alfred Schnittke, das mit dem So-
listen Yuri Bashmet erstmals in der DDR zu 
hören war. Nun kommt der Dirigent zurück, 
um erneut mit der Staatskapelle zu musi-
zieren – zum ersten Mal in der Semperoper 
und als Preisträger der Internationalen 
Schostakowitsch Tage Gohrisch 2016. 
Das Sonderkonzert in der Semperoper 
ist eine Premiere, die in den kommenden 
Jahren ihre Fortsetzung finden soll. »Das 
ist eine wunderbare Möglichkeit, um auch 
die große Symphonik im Programm der 
LEBEN MIT
SCHOSTAKOWITSCH 







Gennady Rozhdestvensky DIRIGENT 
Dmitri Schostakowitsch 
Symphonie Nr. 1 f-Moll op. 10 
Symphonie Nr. 15 A-Dur op. 141 
Das Konzert ist eine Veranstaltung der 
Sächsischen Staatskapelle Dresden. 
Gennady Rozhdestvensky ist einer der wichtigsten Dirigenten der Musik 
von Dmitri Schostakowitsch. Nun kehrt der Schostakowitsch-Preisträger 
des Jahres 2016 nach langer Abwesenheit zur Staatskapelle zurück:
zum Sonderkonzert am Vorabend der Internationalen Schostakowitsch 
Tage Gohrisch in der Semperoper.
Samstag, 24. Juni 2017, 12 Uhr, Teil 1 





KLAVIERREZITALS I & II
Alexander Melnikov KLAVIER
Dmitri Schostakowitsch
24 Präludien und Fugen op. 87
Karten in der Schinkelwache am 
Theaterplatz sowie unter 
www.schostakowitsch-tage.de
Herr Melnikov, Sie werden in Gohrisch die 
24 Präludien und Fugen von Schostakowitsch 
spielen: einen Zyklus, der sich an Bachs 
»Wohltemperiertem Klavier« orientiert und 
den man nur selten in seiner Gesamtheit 
hört. Die Spieldauer beträgt fast drei Stun-
den – ist man nach einer solchen Aufführung 
physisch erschöpft? 
Das könnte man denken, aber um ehrlich 
zu sein: Für mich ist das physisch über-
haupt nicht belastend. Wir professionellen 
Musiker sind es gewohnt, zweieinhalb 
Stunden und mehr am Tag zu üben – unse-
re Körper sind auf Werke wie diese einge-
spielt. Die eigentliche Anstrengung findet 
eher im Kopf statt. Aber in Gohrisch führe 
ich den Zyklus ohnehin in zwei Teilen auf. 
Da ist zwischendurch, auch für das Publi-
kum, ein bisschen Zeit zum Durchatmen. 
Schostakowitsch hat in dem Zyklus ja eine 
Fülle an Informationen untergebracht. Zum 
einen zitiert er Bach, er dekliniert alle Tonar-
ten nacheinander – worum geht es noch? 
Ich glaube, dass die Präludien und Fugen 
deshalb ein so großartiges Werk sind, weil 
Schostakowitsch hier so viele verschiedene 
Ebenen bedient. Dabei geht er weit über die 
Zu seinen Präludien und Fugen op. 87 ließ sich Dmitri 
Schostakowitsch von Johann Sebastian Bach inspirieren.
Für den Pianisten Alexander Melnikov handelt es sich
um einen revolutionären Zyklus. Und den wird er nun in 
Gohrisch vorstellen. 
strukturelle Anlage der Tonarten hinaus, 
die natürlich von Bach inspiriert ist. Aber 
Schostakowitsch zitiert auch Beethoven 
und andere Komponisten, ja, sogar sich 
selbst. Er tritt quasi eine Reise durch die 
Musikgeschichte an, die auf dem formalen 
Fundament Bachs steht. 
Können Sie das an einem konkreten Beispiel 
erklären? 
Irgendwann schlägt der d-Moll-Teil in einen 
D-Dur-Teil um. An dieser Stelle haben wir 
es mit einem fast schon frontalen Zusam-
menstoß unterschiedlicher Musikkulturen 
zu tun: Da trifft die fast vulgäre Klangwelt 
des 20. Jahrhunderts mit all ihrer Wucht 
direkt auf einen fast mittelalterlich sphä-
rischen Kosmos. Es ist sicher kein Zufall, 
dass Schostakowitsch diese Extreme ge-
nau im goldenen Schnitt der Komposition 
aufeinandertreffen lässt. Allein das zeigt, 
dass seine Präludien und Fugen als Zyklus 
angelegt sind und sich nicht wirklich dafür 
eignen, allein gespielt zu werden. 
Schostakowitsch hat die Präludien und Fu-
gen komponiert, nachdem er beim ersten 
Leipziger Bach-Wettbewerb 1950 in der Jury 
saß. Die damals 26-jährige Tatjana Nikolaje-
wa hat den Wettbewerb mit Bachs »Wohltem-
periertem Klavier« gewonnen, für sie hat er 
danach sein Opus 87 komponiert. Was unter-
scheidet Schostakowitsch von Bach? 
Ich halte nichts von diesen Vergleichen. 
Und ich kann uns Musiker nur dazu ermun-
tern, es so zu halten wie Schostakowitsch 
selber: Er hat nie konkret über seine Musik 
gesprochen, hat sie als Heiligtum bewahrt, 
als Sprache, die keine Erklärung braucht – 
Schostakowitsch hat die Verantwortung 
für das, was man hört, seinem Publikum 
überlassen. Letztlich haben sich doch alle 
Giganten, und da gehört Schostakowitsch 
für mich unbedingt dazu, in eine bestehen-
de Tradition gestellt und gleichzeitig einen 
Schostakowitsch
GIGANT
ist für mich ein
eigenen Stil entwickelt. 
Machen es nicht gerade die vielen versteck-
ten Zitate und Andeutungen schwer, eine ge-
eignete Interpretation zu finden? Kann man 
überhaupt alle Ideen, die Schostakowitsch 
hier eingebracht hat, hörbar werden lassen? 
Diese Frage stelle ich mir gar nicht. Letzt-
lich ist Musik eine Kunst für sich selbst. 
Und wenn man ein Werk wie die Präludien 
und Fugen vorbereitet und studiert, ist es 
sicherlich hilfreich, die Querverweise und 
versteckten Zitate zu entdecken und zu 
verstehen. Aber das ist am Ende nur ein in-
tellektuelles Spiel, das nicht von der eigent-
lichen Interpretation der Musik ablenken 
sollte. Ich habe diesen Zyklus schon sehr 
oft aufgeführt – und habe die Erfahrung 
gemacht, dass dieses Werk das Publikum 
immer vom ersten bis zum letzten Ton er-
reicht. Ein Publikum wohlgemerkt, das sich 
nicht über all diese Details bewusst ist. 
Wenn Sie diesen Zyklus nun in Gohrisch 
spielen, wo Schostakowitsch sich mehrfach 
aufhielt und wo sich inzwischen ein renom-
miertes Schostakowitsch-Festival etabliert 
hat – ist das für Sie dann etwas Besonderes? 
Ich war ja leider noch nie da; umso neugie-
riger bin ich aber auf diesen besonderen 
Ort und den Austausch mit den anderen 
Musikern, die dort anwesend sein werden. 
Ich werde oft als Schostakowitsch-Experte 
beschrieben, sicher auch, weil ich einige 
Schostakowitsch-Aufnahmen gemacht habe, 
die eine erfreulich große Resonanz fanden. 
Für mich ist das aber nur ein Label, das von 
der Presse erfunden wurde – letztendlich 
setze ich mich auch mit vielen, vielen ande-
ren Komponisten intensiv auseinander. 
INTERNATIONALE SCHOSTAKOWITSCH TAGE 2017 
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KonzertvorschauDie Konzerte der Staatskapelle von Mai bis Juli
 D
as große Törööö beginnt natür-
lich am Abend, wenn Plácido 
Domingo auf der Cockerwiese 
sein Debüt als Dirigent der 
Staatskapelle Dresden geben 
wird. Aber das kleine Törööö am Vormittag 
ist mindestens genau so spannend. Auch 
Kapelle für Kidsextra präsentiert sich um 
11 Uhr unter freiem Himmel. Und das mit 
einem ganz besonderen Programm: Julius 
Rönnebeck und die Puppe Alma mit Mag-
dalene Schaefer werden eine musikalische 
Reise in den Dschungel unternehmen. Da-
bei werden sie die Geschichte von Babar, 
dem kleinen Elefanten, erzählen. 
Fast jedes Kind kennt die Story um das 
bunte Tier, das nach dem Tod seiner Mut-
ter in der Stadt landet, als Menschenkind 
aufwächst und zurück in den Urwald geht, 
um gemeinsam mit seinen Freunden gro-
ße Abenteuer zu erleben. Die Geschichte 
von Jean de Brunhoff aus dem Jahr 1931 
ist in jedem französischen Kinderzimmer 
zu Hause und längst auch in Deutschland 
ein Bestseller. In Frankreich haben große 
Komponisten Babar ein Leben in Musik 
geschenkt: Francis Poulenc hat ein Stück 
für ihn geschrieben und Jean Françaix die 
musikalische Vorlage in ein Orchesterwerk 
verwandelt. Das werden die Musiker der 
Staatskapelle Dresden am Vormittag bei 
Kapelle für Kidsextra nun vorstellen. Julius 
Rönnebeck und Alma werden ihre Zuschau-
er dabei dieses Mal explizit auffordern, 
genügend Proviant und Getränke einzupa-
cken, denn mit vollem Magen unter freiem 
Himmel hört es sich schließlich viel besser. 
Das Kinderprogramm ist Teil der Feier-
lichkeiten zum zehnjährigen Jubiläum von 
KLASSIK PICKNICKT. »Es ist faszinierend, 
welchen Erfolg dieses Format hat«, sagt 
Orchesterdirektor Jan Nast. »Als Orchester 
10 Jahre KLASSIK PICKNICKT
PLÁCIDO DOMINGO UND DER BUNTE ELEFANT
ist es uns immer wichtig, nicht allein in der 
Semperoper zu sitzen und auf Besucher zu 
warten. Wir wollen vielmehr selber aktiv 
werden und auf das Publikum zugehen. 
Das tun wir mit Formaten wie ›Ohne Frack 
auf Tour‹, bei unseren Open-Air-Übertra-
gungen, aber seit jeher auch mit KLASSIK 
PICKNICKT. Hier entsteht durch Musik eine 
einzigartige Stimmung. Auch für die Mu-
siker ist es immer wieder faszinierend, vor 
einem so großen Publikum in einer lauen 
Sommernacht aufzutreten und die Atmo-
sphäre gemeinsam zu genießen.«
Da die Karten in den letzten Jahren in-
nerhalb nur weniger Stunden ausverkauft 
waren, zieht KLASSIK PICKNICKT dieses 
Jahr auf die Cockerwiese gegenüber der 
Gläsernen Manufaktur um. Hier ist Platz 
für mehr als 8.000 Zuhörer. Und auch das 
Programm ist diesen Sommer jubiläums-
würdig: Der Tenor, Intendant und Dirigent 
Plácido Domingo wird die Staatskapelle 
zum ersten Mal überhaupt vom Pult aus lei-
ten. Ursprünglich sollte auch Star-Pianist 
Lang Lang mitwirken, der musste seine 
Auftritte bis zum Sommer wegen einer 
Entzündung im linken Arm allerdings ab-
sagen. Die Kapelle wünscht ihm gute Bes-
serung und hat sich entschlossen, bereits 
jetzt den Capell-Virtuosen der kommenden 
Spielzeit, Denis Matsuev, vorzustellen. 
1998 gewann Matsuev den Tschaikowsky-
Klavierwettbewerb in Moskau. Und seither 
hat er eine atemberaubende Weltkarriere 
hingelegt: Matsuev ist einer der bekann-
testen Interpreten der Werke Pjotr Tschai-
kowskys und Sergej Rachmaninows und 
trat auch beim Abschluss der Olympischen 
Winterspiele in Sotschi auf. Durch sein 
emotionales Spiel mit russischer Seele 
begeistert er sein Publikum rund um den 
Globus. Auf dem Programm von KLASSIK 
PICKNICKT stehen Höhepunkte der Klas-
sik-Literatur: Verdis Ouvertüre zu »La forza 
del destino«, Tschaikowskys erstes Klavier-
konzert und sein »Capriccio Italien« sowie 
Bizets berühmte »Carmen-Suite«.
Samstag, 17. Juni 2017, 11 Uhr
Cockerwiese an der Gläsernen Manufaktur 
von Volkswagen
KAPELLE FÜR KIDS EXTRA
DIE GESCHICHTE VON BABAR, 
DEM KLEINEN ELEFANTEN
Julius Rönnebeck MODERATION
Puppe Alma mit Magdalene Schaefer
Sächsische Staatskapelle Dresden
Johannes Wulff-Woesten DIRIGENT
Samstag, 17. Juni 2017, 21 Uhr







Ouvertüre zu »La forza del destino«
Pjotr I. Tschaikowsky




»Capriccio italien« op. 45
Für die 10. Jubiläumsausgabe von KLASSIK PICKNICKT wird alles ein bisschen größer: 
Erleben Sie am Abend Plácido Domingo und Denis Matsuev auf der Cockerwiese –  
und Kapelle für Kids, wenn diese am Vormittag Babar, den kleinen Elefanten, tanzen lässt.
AUSVERKA
UFT
Freitag, 12. Mai 2017, 20 Uhr
Samstag, 13. Mai 2017, 11 Uhr






Prélude aus der Schauspielmusik zu 





»Pelleas und Melisande«, 
Symphonische Dichtung op. 5
Kostenlose Einführungen jeweils 
45 Minuten vor Konzertbeginn im 
Opernkeller der Semperoper
Dienstag, 16. Mai 2017, 19.30 Uhr
Mittwoch, 17. Mai 2017, 19.30 Uhr
Madrid, Auditorio Nacional de Música
Freitag, 19. Mai 2017, 20 Uhr
Samstag, 20. Mai 2017, 20 Uhr
Paris, Théâtre des Champs Elysées
Montag, 22. Mai 2017, 19.30 Uhr








Prélude aus der Schauspielmusik zu 





»Pelleas und Melisande«, 




»Eine Alpensinfonie« op. 64
Samstag, 3. Juni 2017, 20 Uhr
Sonntag, 4. Juni 2017, 11 Uhr









Symphonie Nr. 8 G-Dur op. 88
Kostenlose Einführungen jeweils 
45 Minuten vor Konzertbeginn im 
Opernkeller der Semperoper
Montag, 5. Juni 2017, 11 Uhr
Semperoper Dresden
KAPELLE FÜR KIDS: 
DAS GELBE VOM EI
Julius Rönnebeck MODERATION












Mittwoch, 7. Juni 2017, 20 Uhr
Brüssel, Bozar
Donnerstag, 8. Juni 2017, 20.15 Uhr
Amsterdam, Concertgebouw
Samstag, 10. Juni 2017, 19 Uhr








Symphonie Nr. 8 G-Dur op. 88
Samstag, 17. Juni 2017, 11 Uhr
Cockerwiese an der Gläsernen 
Manufaktur von Volkwagen
KAPELLE FÜR KIDS EXTRA
Julius Rönnebeck MODERATION





Die Geschichte von Babar, 
dem kleinen Elefanten
Samstag, 17. Juni 2017, 21 Uhr




Denis Matsuev KLAVIER 
Axel Brüggemann MODERATION
Giuseppe Verdi
Ouvertüre zu »La forza del destino«
Pjotr I. Tschaikowsky




»Capriccio italien« op. 45
Donnerstag, 22. Juni 2017, 20 Uhr
Semperoper Dresden
SONDERKONZERT 






Symphonie Nr. 1 f-Moll op. 10
Symphonie Nr. 15 A-Dur op. 141
Freitag, 23. Juni – 





Mit Thomas Sanderling, Alexander 
Melnikov, Dmitry Sitkovetsky, 
Viktoria Postnikova, Linus Roth, 
Elisaveta Blumina, dem Raschèr 
Saxophone Quartet, der Sächsischen 
Staatskapelle Dresden u.v.a.
Werke von Dmitri Schostakowitsch, 
Mieczysław Weinberg und 
Sofia Gubaidulina
www.schostakowitsch-tage.de
Samstag, 1. Juli 2017, 11 Uhr
Sonntag, 2. Juli 2017, 20 Uhr




Sir András Schiff KLAVIER
Ludwig van Beethoven
Klavierkonzert Nr. 1 C-Dur op. 15
Anton Bruckner
Symphonie Nr. 4 Es-Dur 
»Romantische«
Kostenlose Einführungen jeweils 
45 Minuten vor Konzertbeginn im 
Opernkeller der Semperoper
Live-Übertragung des Konzerts 
am 2. Juli via Großleinwand auf 
den Theaterplatz 
Vorprogramm ab 17 Uhr 
Moderation: Axel Brüggemann




Bernd Schober OBOE D’AMORE
Samuel Barber
»Adagio for Strings« op. 11
Johann Sebastian Bach
Konzert A-Dur für Oboe d’amore, 




Christian Thielemann Daniel Harding
Tickets in der Schinkelwache 
am Theaterplatz 
Telefon (0351) 4911 705  




Herausgegeben von der 
Sächsischen Staatskapelle Dresden
Texte: Axel Brüggemann 
Redaktion: Matthias Claudi 
Gestaltung und Layout: schech.net | www.schech.net 
Druck: DDV Druck GmbH 
Fotos: E. Döring (Titel, Seiten 12 & 14), 
Matthias Creutziger & Oliver Killig (Seiten 4-5), 
Oliver Killig (Seite 11), Todd Rosenberg, 
Chicago Symphony Orchestra (Seite 17), 
Agenturfotos (alle übrigen)








Am 1. Juni verlost die Staatskapelle auf 
ihrer Facebook-Seite noch 10 x 2 Karten 
für KLASSIK PICKNICKT. Mehr dazu unter 
facebook.com/Staatskapelle.Dresden
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 G
eorge Balanchine hatte Europa 
längst gen Amerika verlassen 
und war dort mit den mühsa-
men Anstrengungen beschäf-
tigt, die (europäische) Ballett-
tradition und den »neoklassischen Stil« 
im amerikanischen Kulturkreis heimisch 
zu machen, als er 1947 für das Ballet de 
l’Opéra de Paris »Le Palais de Cristal« zur 
»Symphony in C« von Georges Bizet kreier-
te. Der selbst als ausgezeichneter Musiker 
bekannte Balanchine wählte für seine Krea-
tion das wenige Jahre zuvor wiederentdeck-
te Werk des französischen Komponisten. Im 
Alter von 17 Jahren hatte Bizet, der heute 
vor allem durch seine Opern »Carmen« und 
»Les pêcheurs de perles« (»Die Perlenfi-
scher«) sowie durch die Schauspielmusik 
»L’Arlésienne« ein Begriff ist, dieses Früh-
werk verfasst. In seiner Zeit der Ausbildung 
durch Charles Gounod entstanden, blieb 
die Sinfonie zu Bizets Lebzeiten jedoch 
unveröffentlicht, wurde erst 1933 wieder-
entdeckt und kam 1935 unter der musika-
lischen Leitung von Felix Weingartner in 
Basel zur Uraufführung. Fast sofort wurde 
sie von Kritik und Publikum als jugendli-
ches Meisterwerk gefeiert und der Ouvertü-
re zu »Ein Sommernachtstraum« von Felix 
Mendelssohn Bartholdy, die im selben Alter 
ihres Komponisten entstanden war, gleich-
gesetzt. Die unvergleichlich frisch anmu-
tende Musik der Sinfonie wurde seit dieser 
Zeit bereits mehrmals vertanzt.
Balanchine war begeistert von der 
leichten, elegant formulierten Musik, die 
an Haydn und Mozart erinnerte und von 
großer Lebendigkeit zeugte. Mit »Palais 
de Cristal«, »Der Kristallpalast«, der eine 
Atmosphäre von Glanz und strahlender 
Virtuosität vermittelt, hatte er in einer 
ersten Fassung die vier Teile der Sinfonie 
farblich mit vier verschiedenen Edelstei-
nen verbunden und die Kostüme entspre-
chend gestaltet.
Für die Erstaufführung des Werkes mit 
dem New York City Ballet ein Jahr später 
eliminierte Balanchine das Farbkonzept 
und ließ die Frauen in weißen Tutus und 
die Männer in schwarzen Trikots auftre-
ten, was der Choreografie ein Erschei-
nungsbild von Strenge und größerer Klar-
heit verlieh. Zudem änderte er den Titel 
in »Symphony in C« und betonte damit 
stärker die Innovation durch die Musik 
Bizets. Balanchine erarbeitete seine Kre-
ation dicht an der musikalischen Struktur 
und entlang der Einteilung der vier Sätze. 
In jedem Satz ist eine andere Ballerina zu 
erleben und ein immer größer werdendes 
Corps de ballet. Schließlich stehen für 
das mitreißende Finale 52 Tänzerinnen 
und Tänzer auf der Bühne. Balanchine 
schuf mit »Symphony in C« ein Werk, das 
den Tänzern Schnelligkeit und absolute 
Perfektion der Ausführung klassischer 
und moderner Elemente abverlangt, ein-
gebettet in eine vollendete Symmetrie. Sie 
verbindet in seiner unverwechselbaren 
Tanzsprache das Klassische mit dem Zeit-
genössischen.
an denen sie geboren wurden. Brittens 
Requiem verbindet er mit der Erosion der 
Küstenlinie in Suffolk, dem Geburtsort des 
Komponisten in Ostengland, wo das Land 
langsam und unwiederbringlich im Meer 
verschwindet. Der Ozean ist das zentrale 
Element des vergessenen Landes, eine Me-
tapher für den Rhythmus des Lebens, Erin-
nerungen, aber auch Neubeginn. Der De-
signer John Macfarlane malte eine riesige 
Seenlandschaft, vor der das Ballett getanzt 
wird. Die glänzenden Wellen im Gemälde 
scheinen zu steigen und zu fallen, während 
die Tänzer ihre Trauer, Leidenschaft und 
Liebe ausdrücken.
William Forsythes »Quintett« gilt als 
Klassiker der Moderne. Das 1993 kreierte 
Werk ist eine Hommage an den Tanz und, 
in Erinnerung an seine totkranke Frau, an 
das Leben selbst. »In erster Linie ist das 
Stück eine Art Liebesbrief, eine Darstellung 
von all dem, was ihr und uns gemeinsam 
am Herzen lag«, fasst Forsythe den lebens-
bejahenden Tenor des Stückes zusammen. 
Forsythe achtet akribisch auf die exakte 
Einstudierung der äußerst komplexen 
Choreografie, die auf der Unberechenbar-
keit der Bewegung, des Rhythmus’ und 
des individuellen Charakters des Tänzers 
fußt: »Man kann das Stück nur tanzen, 
wenn man selbst ständig diese Unbere-
chenbarkeit erzeugt, sonst entstehen nur 
Schrittfolgen, das wäre nicht interessant. 
[…] Die Choreografie bleibt gleich, aber das 
Stück ändert sich radikal mit den jeweiligen 
Tänzern, mit ihrem Bewegungsvokabular, 
ihrer Koordinationsfähigkeit.« In einem 
hellen Raum mit Spiegel, Projektor und 
einem Abgang in die Unterbühne bewegen 
sich die fünf Tänzer, doch nie alle gemein-
sam, im Quintett. Ebenso unberechenbar 
ist die Musik des englischen Komponisten 
und Kontrabassisten Gavin Bryars, der 
auf ziemlich ungewöhnliche Weise an 
die Textzeile »Jesus’ Blood never fails me 
yet« (1971) kam: Auf einer Kassette mit 
Tonmaterial für eine soziologische Studie 
stieß Bryars auf das Fragment eines wun-
derschön gesungenen, alten Gospels, das 
so voll emotionaler Kraft und tiefem religi-
ösem Glauben steckte, dass er die unmittel-
bare Authentizität dieser einfachen Melodie 
in seiner Komposition einfangen wollte. 
Dabei wird die leicht schief gesungene 
Strophe aus dem gleichnamigen Hymnus 
»Jesus’ blood never failed me yet / Never 
failed me yet / Jesus’ blood never failed me 
yet / This one thing I know / For He loves 
me so« in einer Endlosschleife wiederholt. 
Auf diesen Loop werden verschiedene, 
zunehmend komplexe orchestrale Sätze 









MUSIKALISCHE LEITUNG Eva Ollikainen
KOSTÜME Karinska
LICHT Fabio Antoci
EINSTUDIERUNG Merrill Ashley, Stacy Caddell
Eine Kooperation des Semperoper Ballett und













EINSTUDIERUNG Stefanie Arndt, Thierry 
Guiderdoni
Kostenlose Werkeinführung 45 Minuten vor 
Beginn der Vorstellung im Opernkeller
Semperoper Ballett
Sächsische Staatskapelle Dresden
Musik vom Tonträger (Vergessenes Land, 
Quintett)
Premiere 20. Mai 2017
Weitere Vorstellungen 23., 27. Mai & 2., 6., 
7. Juni 2017





LBBW Sachsen Bank 




Höchste Musikalität, Inspiration und ein einfaches
Lied gestalten den musikalischen Boden des dreiteiligen
Ballettabends »Vergessenes Land« mit Werken von
George Balanchine, Jiří Kylián und William Forsythe
auf der Bühne der Semperoper.
Sinfonie, Requiem
und Gospel
Jiří Kylián beschreibt seine Kreation 
»Vergessenes Land« als ein »Ballett, das 
Erinnerungen, Ereignissen und Menschen 
folgt, die über die Zeit verloren gegangen 
oder vergessen worden sind«. Vergeblich 
scheint das Bemühen, wenigstens eine Vor-
stellung oder ein Gefühl des Vergangenen 
festhalten zu können, um nicht ganz zu ver-
lieren, was nicht mehr ist. Zu dieser Reise 
hatte Kylián neben dem Gemälde »Tanz des 
Lebens« (1899) des norwegischen Malers 
Edvard Munch die Komposition »Sinfonia 
da Requiem« (1941) von Benjamin Britten 
inspiriert. Britten, der seit 1939 in Amerika 
lebte, sollte 1940 im Auftrag der japani-
schen Regierung ein Orchesterwerk zum 
2600-jährigen Jubiläum des japanischen 
Kaiserreiches komponieren, das jedoch in 
der von ihm gewählten Einfassung einer 
katholischen Messe von der japanischen 
Regierung abgelehnt wurde. Es kam 
stattdessen 1941 in New York zur Urauf-
führung. Der Komponist hatte das Werk 
dem Andenken seiner Eltern gewidmet. Er 
legte mit der Sinfonia sein erstes großes 
Werk für Orchester vor. Das Triptychon der 
(ineinander verschränkten) Tonbilder von 
»Lacrymosa«, »Dies irae« und »Requiem 
aeternam« beschreibt die emotionale Bewe-
gung Klage – Schreckensvision – Tröstung. 
Jiří Kyliáns Choreografien kreisen oft um 
die Themen der universellen Suche nach 
Zugehörigkeit und der Verbindung des 
Menschen mit Landschaften und Orten, 
Arbeitsprobe zu »Quintett« mit Courtney Richardson und Christian Bauch. Foto: Ian Whalen
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 »I
ch habe Mieczysław Weinbergs Oper 
›Die Passagierin‹ jetzt zum dritten Mal 
gehört, und mit jedem Mal wächst 
mein Staunen wie ein Crescendo! 
Bevor ich die Musik zum ersten Mal 
gehört hatte, war ich wie viele andere nicht 
sicher, wie dieser Symphoniker mit einer 
Oper zurechtkommen würde. Aber es ist 
eine wirkliche Oper geworden, ein Erfolg, 
dem alle früheren Werke Weinbergs den 
Weg gebahnt haben. Und abgesehen von 
seinen musikalischen Verdiensten ist dies 
ein Werk, das wir heute dringend benöti-
gen.« So wie Dmitri Schostakowitsch die 
musikalische Qualität, aber auch den inhalt-
lichen Wert der »Passagierin« nach ihrer 
Fertigstellung 1968 mit staunender Bewun-
Mieczysław Weinbergs Oper »Die Passagierin« 
ist erstmals in Dresden zu erleben
derung würdigte, betrachtete knapp 30 Jah-
re später Weinberg selbst seine erste Oper 
rückblickend als sein »wichtigstes Werk« – 
herausragend aus der großen Anzahl und 
Vielfalt seiner Symphonien, Kammer- und 
Vokalwerke, Film-, Operetten-, Schauspiel- 
und Ballettmusikkompositionen, die der in 
Deutschland kaum bekannte Komponist in 
einem schöpferischen halben Jahrhundert 
bis zu seinem Tod 1996 geschaffen hatte. 
Umso schmerzhafter empfand es Wein-
berg, ausgerechnet dieses Werk nie in 
Orchester- und Sängerbesetzung hören zu 
können. Nur am Klavier hatte er seinem 
engen Freund und Mentor Dmitri Schosta-
kowitsch seine Oper vorgespielt, der später 
in seinem Vorwort des Klavierauszugs 
der »Passagierin« vermerkte: »Weinbergs 
Leben und Schicksal selbst haben ihm 
gleichsam diktiert, sich so zu äußern. [...] 
in [der Musik] gibt es keine einzige ›leere‹, 
gleichgültige Note.« 
Wollte sich Weinberg auch nie als 
vom Schicksal Heimgesuchter verstanden 
wissen, prägten doch Flucht, Verfolgung 
und Diskriminierung – des Juden wie des 
Künstlers Weinberg – sein Bewusstsein 
und sein Schaffen. 1919 in Warschau ge-
boren, floh Weinberg 1939 nach Minsk, 
von dort 1941 vor den wiederum heran-
rückenden deutschen Truppen ins ukra-
inische Taschkent und kam 1943 nach 
Moskau, seiner künftigen Wahlheimat. 
Erst Jahre später erfuhr er mit letzter Ge-
wissheit, dass seine in Warschau zurück-
gebliebenen Eltern und seine Schwester 
von den Nationalsozialisten ermordet 
worden waren. Die in Musik gesetzte Mah-
nung gegen das Vergessen der Gräueltaten 
von Faschismus und Krieg zog sich durch 
Weinbergs Werk. In der »Passagierin« 
fand sie ihren klarsten Ausdruck. 
Dem Libretto von Alexander Medwedew 
liegt der gleichnamige Roman der katho-
lischen Journalistin und Schriftstellerin 
Zofia Posmysz zugrunde, die wegen des 
Besitzes von Flugblättern in ihrer Heimat-
stadt Krakau 1942 im Alter von 19 Jahren 
verhaftet und nach Auschwitz-Birkenau 
deportiert wurde. 1945 überlebte sie den 
grausamen Todesmarsch ins KZ Ravens-
brück, das kurz darauf befreit wurde. Die 
traumatischen Erlebnisse dieser Jahre 
verarbeitete Zofia Posmysz in autobiogra-
fischen, aber auch fiktiven Schriften. Die 
Erzählung »Die Passagierin« (im Original: 
»Pasažerka«) entstand 1962 nach dem Hör-
spiel »Die Passagierin aus Kabine 45« und 
beschreibt die Begegnung der einstigen 
KZ-Aufseherin Lisa, inzwischen gut situ-
ierte Diplomatengattin, mit der ehemaligen 
Inhaftierten Marta während einer Atlantik-
überfahrt. Unentrinnbar gefangen in den 
uferlosen Weiten des Ozeans, wird Lisa in 
den Abgrund ihrer krampfhaft verdrängten 
Vergangenheit gezogen. Zwischen unbe-
holfenem Von-sich-Weisen der Schuld und 
hilflosen Erklärungsversuchen gegenüber 
ihrem Mann Walter und sich selbst blitzen 
grell die Erinnerungen an das Grauen des 
Konzentrationslagers auf: die Selektionen, 
die Misshandlungen und dazwischen Lisa, 
die als junge SS-Frau von der polnischen 
Gefangenen Marta fasziniert ist und sie für 
sich einzunehmen versucht. Als sie Marta 
beim unverhofften Wiedersehen mit ihrem 
Verlobten, dem Goldschmied und – bei 
Weinberg – Geiger Tadeusz, überrascht, 
gewährt sie dem Paar das kurze Treffen 
und stellt sogar ein zweites in Aussicht. 
Doch Marta und Tadeusz lehnen die ge-
fährliche Unterstützung der Aufseherin ab. 
Nachdem Tadeusz ein letztes Mal vor dem 
Lagerkommandanten gespielt hat, wird er 
hingerichtet. Und auch Marta wird von Lisa 
in den vermeintlichen Tod geschickt.
»Wenn das Echo ihrer Stimmen verhallt 
ist, gehen wir zugrunde«, haben Medwe-
dew und Weinberg der Oper als Motto 
vorangestellt und verleihen dem Unsag-
baren einen tief bewegenden Klang. Der 
vielsprachige Widerhall der Stimmen ge-
gen das Vergessen ist in eine musikalische 
Mannigfaltigkeit übertragen, in der fiebrige 
Zwölftonpassagen wechseln mit geradezu 
idyllischen lyrischen Phrasen, wenn die 
gefangenen Frauen von ihrer Heimat und 
einer vagen Zeit der Freiheit träumen. Da-
zwischen Walzerrhythmen, Chansonzitate 
und das für Weinberg charakteristische 
jüdisch-polnische Idiom bis zu Johann Se-
bastian Bachs Chaconne – ein Aufleuchten 
der unsterblichen Erhabenheit im Ange-
sicht der Barbarei.
Obgleich Weinbergs Musik innerhalb 
der Sowjetunion nach der Regierungszeit 
Stalins kaum mehr unter das Verdikt des 
»Formalismus« fiel und von bedeutenden 
Dirigenten und Musikern aufgeführt und 
befördert wurde, wurde die Uraufführung 
der »Passagierin« immer wieder verscho-
ben und schließlich fallen gelassen. Mag 
es an dem vorgeworfenen »abstrakten 
Humanismus« der Komposition, an Wein-
bergs jüdischer Herkunft im längst wieder 
aufkeimenden Antisemitismus oder an 
der in der Sowjetunion damals indiskuta-
blen Perspektive der Geschichte aus den 
Augen einer Täterin gelegen haben: Erst 
2006 fand die konzertante Uraufführung 
in Moskau statt, die erste szenische Premi-
ere folgte 2010 in Bregenz, hier erstmals 
in einer multilingualen Fassung mit u.a. 
polnischen, englischen, französischen, 
deutschen und jiddischen Passagen. Die 
Dresdner Erstaufführung in der Regie von 
Anselm Weber verbindet sich nun mit dem 
Weinberg-Schwerpunkt der Internationalen 
Schostakowitsch Tage in Gohrisch, in deren 
Rahmen ebenfalls Werke von Mieczysław 
Weinberg auf dem Programm stehen.
Anlässlich der Premiere ist zudem Zofia 
Posmysz am 24. Juni zum Gespräch mit 
Dramaturg Norbert Abels in Dresden zu 
Gast. Bereits seit Mitte April ist im Rahmen 
von Vorstellungsbesuchen und Opernfüh-
rungen eine Ausstellung im elbseitigen 
Vestibül der Semperoper zu besichtigen, 
die über das Leben und Werk der Autorin 
informiert sowie über die Romanvorlage, 
die Verfilmung von Andrzej Munk aus 
dem Jahr 1963 und verschiedene Inszenie-
rungen der Oper, jener – laut Schostako-




Oper in zwei Akten, acht Bildern und
einem Epilog von Mieczysław Weinberg 
Libretto von Alexander Medwedew nach der 
gleichnamigen Erzählung von Zofia Posmysz
Mehrsprachig mit deutschen und
englischen Übertiteln
MUSIKALISCHE LEITUNG Christoph Gedschold
INSZENIERUNG Anselm Weber


















ERSTER SS-MANN Matthias Henneberg
ZWEITER SS-MANN Michael Eder
DRITTER SS-MANN Tom Martinsen





Eine Kooperation mit der Oper Frankfurt
Mit freundlicher Unterstützung der
Stiftung zur Förderung der Semperoper
Premiere 24. Juni 2017
Vorstellungen 30. Juni & 5., 9. Juli 2017
Premierenkostprobe 15. Juni 2017, 18 Uhr
»Ich werde euch nie vergessen« 
Ein Gespräch mit Zofia Posmysz und
Dramaturg Norbert Abels
24. Juni 2017, 17 Uhr
Kostenlose Werkeinführung jeweils




»Die Passagierin« in der Regie von Anselm Weber war bereits 2015 in der Oper Frankfurt 
zu erleben und kommt nun in neuer Besetzung nach Dresden. Foto: Barbara Aumüller
www.unitel.de
Giuseppe Verdis Otello von 
den Osterfestspielen Salzburg
mit der Staatskapelle Dresden
und Christian Thielemann
jetzt auf DVD & Blu-ray!
www.unitel.de
FAZ
Zu erleben auch auf fidelio, der neuen Plattform für klassische Musik! www.myfidelio.at
„ FEUER, GLANZ UND 
 INNIGKEIT!“
